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Á Jean Depotte
Les Six Quatuors à cordes dédiés à Haydn ont été composés par Mozart en un temps inhabituellement
long pour lui : trois années… mais Haydn le valait bien ! Ces quatuors qui lui étaient dédiés étaient en
effet pour Mozart l’affirmation de l’admiration et des sentiments qu’il portait à son aîné tout en essayant
d’aller plus loin encore. La publication des Quatuors russes de Haydn fournit ainsi à Mozart l’occasion
de rendre hommage à celui qu’il considère comme le plus grand compositeur vivant. Il s’attelle à la
tâche en 1782 et ces quatuors seront « le fruit d’un long et laborieux effort » comme il le confessera
en janvier 1785 dans sa dédicace à « son cher ami Joseph Haydn ». L’écriture de ces quatuors à cordes
fut longue, certes, mais dans un contexte créatif impressionnant. Le Quatuor N° 19 en ut majeur K 465
connu comme le Quatuor Les Dissonances de janvier 1785 est le satellite du Quatuor en la majeur K 464
de décembre 1784, du Concerto en ré mineur K 466 pour piano du 10 février 1785 ainsi que du Concerto
en ut majeur K 467 pour piano du 9 mai 1785 [1, 2].
La lenteur (relative) de cette genèse peut être expliquée par plusieurs événements. Mozart, en 1782,
n’était pas encore entré dans l’Histoire de la Musique quand il découvrit les partitions de Johan Sébastian
Bach dans la bibliothèque privée du Baron Van Swieten, son Frère en Maçonnerie et aussi son sponsor.
Avec la musique de Bach est ainsi née son attirance pour le contrepoint et l’usage expressif autant que
la structure des dissonances. Mozart a de plus la volonté de se montrer à la hauteur des innovations de
« Papa Haydn », qui a posé les fondations d’une écriture « moderne » pour le quatuor à cordes, tout en
voulant apporter une touche personnelle aux évolutions de cette forme musicale.
C’est ce dernier aspect qui marque le plus, le Quatuor à cordes n° 19 en ut majeur, K. 465. Achevé,
à Vienne, le 14 janvier 1785, son introduction lente suscitera sa dénomination future de Quatuor Les
Dissonances. L’empilement d’intervalles lointains, en fausses relations, y produit un effet inouï. Les
dissonances monopolisent la part principale du discours, avant d’être résolues, à l’échelle du mouvement,
par l’Allegro suivant. Il n’est pas étonnant que les contemporains de Mozart aient été surpris par une
telle écriture. L’éditeur Artaria en premier, les renvoie dès leur réception, en précisant qu’il y avait trop de
fautes de gravure dans l’édition originale italienne ! Les critiques restèrent eux aussi déroutés, comme
en témoigne l’appréciation du Wiener Zeitung datée de janvier 1785 : « Il est regrettable que la phrase
de Mozart, si inspirée et d’une beauté réelle, s’égare par trop vouloir à tout prix faire du neuf. L’émotivité
et sonœuvre n’y gagnent rien. Ses nouveaux quatuors sont trop épicés. Quel est le palais qui, à la longue,
pourrait les supporter ? »
Si le public viennois n’y adhère pas vraiment, Haydn est, lui, favorablement impressionné par ce cycle.
Il déclare à Leopold : « Je vous le dis devant Dieu, en honnête homme, votre fils est le plus grand
compositeur que je connaisse ». Le Quatuor Les Dissonances » est le dernier du cycle, qu’il conclut
et couronne. La célèbre introduction Adagio qui lui a valu son surnom a surpris bien des mélomanes.
Au XIXe siècle encore, certains musicologues s’indignent des frottements chromatiques comme d’une
impardonnable étourderie. La confiance de l’Allegro qui suit, exprimée par trois thèmes à l’imagination
sans cesse renouvelée, n’aurait toutefois pas eu la même portée sans l’émergence de cette « incise
révolutionnaire ».
Quand, en 1785, Mozart donna son quatuor Les Dissonances K 465, le public viennois fut féroce à son
égard car choqué par « les étourderies inacceptables » et les libertés prises par Mozart avec les règles
de la composition musicale. Un peu plus de deux siècles plus tard, personne ne les entend plus. Mais le
mot « contemporain » continue de faire peur voire de faire fuir le public. Mais la musique a toujours été
contemporaine et il a fallu attendre le début du XIXe siècle pour que la musique du passé revienne en
grâce. Sans oublier que la redécouverte de Jean Sébastien Bach à l’époque de Mozart, Beethoven, Chopin
et de Mendelssohn relevait du miracle. Faudrait-il donc attendre deux siècles encore pour interpréter la
musique de notre temps et surtout pour qu’elle soit acceptée ?
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Il y a quelques années en 2014, le Festival d’Été d’Hardelot proposa un concert de « musique de notre
temps » avec le Trio György réunissant le pianiste Dimitri Vassiliakis, le violoniste Diégo Tosi et le corniste
Jean Christophe Vervoitte, tous trois musiciens de L’Ensemble Inter contemporain crée par Pierre Boulez.
Ces trois musiciens proposèrent au public, présent et clairsemé, le Trio de Brahms composé en 1864 et
le Trio de György Ligeti, contemporains d’esprit même si l’écriture en est différente tout en restant dans
le cadre de leurs quatre mouvements. Le musicien hongrois György Ligeti a voulu 120 ans après Brahms,
lui rendre un hommage et quel hommage ! La musique comme la peinture nous a toujours fait percevoir
des choses que nous ne connaissions pas. Cette découverte progresse à travers notes, sons, structures
et formes qui vont transformer en réel les sujets les plus éternels que sont l’amour, la joie, le deuil et la
mort. C’est ainsi que le dernier mouvement de ce Trio de Ligeti atteint le sublime dans un lamento final
nous plongeant dans un abime de silence.
Entre ces deux Trios furent données trois Études pour piano d’Henri Dutilleux, disparu le 22 mai 2013.
Claude Desmarets, grand ami du musicien, avait donné une conférence inaugurale Ainsi Dutilleux. Avec
ces trois Études pour piano nous sommes entrés dans un autre monde sonore. La musique depuis la
nuit des temps repose sur le son et la note ; sur sa hauteur mélodique, sa durée rythmique, son timbre
de couleur et son intensité nuancée. Mais Jean Sébastien Bach avait le premier travaillé la note. Dans
l’ouverture du Clavier bien tempéré il avait, en donnant une durée égale à chacune de ses notes, ouvert
une porte dans laquelle les musiciens contemporains se sont engouffrés deux siècles plus tard. Certains
ont composé des musiques avec des notes de hauteur égale, d’autres avec des timbres tous différents
les uns des autres ou avec des intensités toutes différentes ou toutes identiques. Henri Dutilleux, quant à
lui, a joué sur tous ces paramètres sonores pour ces Études pour piano que Dimitri Vassiliakis interpréta
avec une rare intensité, arrachant miraculeusement à l’éternité un bref instant de beauté pour le rendre,
sur la dernière note, à l’éternité [3].
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